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Este proyecto se fundamenta a partir de relaciones subjetivas permitiendo construir           
enlaces entre mi casa en Colombia y mi casa en Brasil en cuanto intimidad del cuerpo                
e intimidad de un habitar, incentivando una reflexión poética donde se desarrolla la             
representación y la abstracción de algunas imágenes; siendo este, un proceso           
autobiográfico y autorreferencial planteado desde la idea de memoria afectiva como           
método para recuperar recuerdos de vivencias selectivas. 
 
El proceso está compuesto por antecedentes (algunas fases realizadas durante el           
trabajo de grado) que de una u otra manera contextualizan, aclaran y manifiestan una              
construcción y un hilo conductor que se desarrolló en el transcurso de la maestría y que                
llegó a su ciclo, permitiendo experimentar nuevos procedimientos realizando ejercicios          
perceptivos, cuestionando transformaciones y transiciones de diversos medios.  
 
Como metodología hablaremos sobre el modo de creación realizado en Colombia y            
posteriormente en Brasil; y, expondremos parte del proceso que surgió hasta encontrar            
conversas con mi idea de un cuerpo que habita y una memoria por medio de la                
práctica, partiendo de la lectura “Catástrofe y germen” del libro “Pintura. El concepto de              
diagrama” del filósofo Gilles Deleuze . 1
  
Como resultado de estas exploraciones, mostraremos una selección de registros          
fotográficos de las dos casas (Pastales - Colombia, Campinas - Brasil), algunas            
pruebas realizadas transitando por la serigrafía, el grabado y el cianotipo; y,            
apreciaciones que se fueron adquiriendo durante el procedimiento de ejecución,          
condensando el proceso con una serie de aproximadamente 50 pinturas pintadas al            
óleo sobre madera en formato 15cm x 25cm, llamada “Casa Campinas - Casa             
Pastales”. 
 
Palabras claves: Pintura, Cuerpo, Imagen, Poética, Memoria afectiva, Abstracción,         
Representación, Experimentación, Transición de medios. 
 
1 Las clases de Gilles Deleuze que se presentan en Pintura. El concepto de diagrama en su primera edición                   
en castellano, corresponden al curso dictado en la Universidad de Vincennes entre 31 de marzo y 2 de junio                   
de 1981. La presente edición ha sido preparada en base a las desgrabaciones y grabaciones existentes en                 









Este projeto surgiu a partir de relações subjetivas permitindo construir ligações entre            
minha casa na Colômbia e minha casa no Brasil enquanto intimidade do corpo e              
intimidade de um habitar, estimulando uma reflexão poética onde se desenvolve a            
representação e a abstração de algumas imagens; sendo este, um processo           
autobiográfico e autorreferencial propongo a ideia de memoria afetiva como metodo           
para recuperar lembranças de experiências seletivas.  
 
O processo é composto por antecedentes (algumas fases feitas durante o trabalho de             
graduação) que de uma ou outra maneira contextualizam, clarificam e apresentam uma            
construção que se desenvolveu ao longo do mestrado e que concluiu seu ciclo,             
permitindo experimentar novos exercícios perceptivos, questionando as transformações        
e as transições de diversos meios.  
 
Como metodología escolhemos falar sobre o modo de criação realizado na Colômbia e             
mais tarde no Brasil; também mostraremos uma parte do processo que surgiu (até             
encontrar conversas com minha ideia de um corpo que habita e uma memória por meio               
da prática), baseando-se da leitura “Catástrofe y germen” do livro “Pintura. El concepto             
de diagrama” del filósofo Gilles Deleuze.  
  
Como resultado dessas explorações apresentaremos uma seleção de registros         
fotográficos das duas casas (Pastales - Colombia, Campinas - Brasil), algumas provas            
realizadas transitando pela serigrafía, a gravura e o cianótipo; e, apreciações que            
surgiram durante o procedimento de execução, condensando o processo com uma           
série de 50 pinturas aproximadamente pintadas ao óleo sobre madeira com formato            
15cm x 25cm, chamada “Casa Campinas - Casa Pastales”. 
 
Palavras chaves: Pintura, Corpo, Imagem, Poética, Memória afetiva, Abstração,         










This project is based on subjective relations allowing build links between my home in              
Colombia and my home in Brazil as intimacy of body and intimacy of inhabiting,              
promoting a poetic reflection where the representation and abstraction of some images            
is included; it is so, an autobiographical and self-referential process raising from the             
idea of affective memory  as a memoir of selectives experiences. 
 
The process is composed in line with the background of some phases during my              
undergraduate work that in one way or another contextualize, clarify and manifest a             
conductive thread of the development during my master’s work and that a development             
cycle came to an end, allowing to experiment new perceptive exercises, questioning            
transformations and transitions of a variety of means. 
 
As methodology I will address the creation method performed in Colombia and later in              
Brazil; and, I will expose part of the process that arose the finding of a dialogue with my                  
idea of a body that inhabits and a memory through practice, based on the reading of                
“Catástrofe y germen” from the book “Pintura. El concepto de diagrama” from            
philosopher Gilles Deleuze. 
 
As a result of these explorations, I will show a selection of photographic records of               
images of the two houses (Pastales-Colombia, Campinas-Brazil), some tests by          
serigraphy, etching and cyanotype; and appreciations findings that were acquired during           
the creation process of 50 oil on wood paintings in 15cm x 25cm format, entitled “Casa                
Campinas - Casa Pastales”. 
 
 
Keywords: Painting, Body, Image, Poetics, Emotional Memory, Abstraction,        
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Casa Campinas - Casa Pastales, se fundamenta en sugerir subjetivamente relaciones           
que se establecen entre los países Brasil y Colombia, abordando la idea de memoria              
afectiva como recuerdo de vivencias selectivas a partir de acontecimientos,          
experiencias personales y de un cuerpo que habita, pensado no solo (el cuerpo) como              
figura humana, también como antecedente que permite escoger, recortar y/o          
seleccionar texturas, colores, fragmentos de una situación “íntima”; donde se          
comprende una mirada hacia un entorno. 
 
Esta observación me permite construir vínculos entre mi casa en Colombia y mi casa              
en Brasil en cuanto intimidad del cuerpo, Intimidad del habitar pasado e Intimidad             
donde habito presente. 
A partir de este pensamiento se desencadena, libera e inicia un proceso creativo en el               
que utilizó diferentes medios para investigar mi experiencia en aquellos espacios. 
 
La intención de este contempla el desenvolvimiento de una serie de exploraciones,            
dejando salir un gesto inconsciente y/o consciente, una forma de actuar, de aparecer y              
de desaparecer usando como medio la pintura.  
 
El análisis se fundamenta en la premisa de que la pintura y el cuerpo como medios han                 
sido el hilo conductor de todo el proceso, en este se observa de manera crítica una                
contemplación de vivencias del pasado y el presente dando lugar a las posibilidades             
que me dan los materiales, llevándome a momentos de percepciones, rupturas,           
afectaciones y recuerdos, incentivando nuevas creaciones que subjetivamente se         
condensan de manera plástica. 
 
El enfoque comienza registrando fotografias de lugares específicos donde habite y           
habitó, es decir, mi casa materna en Pastales - Colombia y el lugar donde vivo               
actualmente en Campinas - Brasil, yendo de lo general a lo particular, seleccionando             
ciertos cuerpos u objetos de lugares que generalmente pasamos por alto, el techo, un              
sifón, una ventana, una mancha de pared, unas escaleras, etc.  
 
El desenvolvimiento de estas imágenes se encuentra en distinguir lenguajes,          




en el lugar donde se asume el espacio e incentiva una reflexión poética incluyendo la               
representación y la abstracción de estas mismas por medio de la pintura y el registro               
fotográfico, se plantea algunas imágenes ambiguas y se cuestiona una transición de            
medios. 
 
La propuesta del proceso es autobiográfica y autorreferencial partiendo de relaciones           
del cuerpo y la pintura como principal medio que expresa un afecto sobre la identidad               
de los lugares específicos que habite y habitó donde se retratan emociones con la              2
imagen. 
 
Sin desconocer artistas importantes que ayudaron a desenvolver esta fase y que solo             
algunos serán nombrados conforme avanza el texto, este está compuesto por           
antecedentes donde expongo algunos procesos realizados durante el trabajo de grado           
que de una u otra manera contextualizan, aclaran y manifiestan una construcción que             
fue desarrollándose en el transcurso de la maestría y que llegó a su ciclo dando paso a                 
una nueva búsqueda donde se percibe hasta cierto punto una continuidad desde mis             
inicios como artista hasta algunos momentos de este actual proyecto. 
 
Seguidamente planteó diversos procedimientos realizando ejercicios de percepción,        
cuestionando transformaciones de medios, reproduciendo imágenes donde el cuerpo y          
la pintura son el eje. 
 
Presentaré el método de creación de ejercicios realizados en Colombia y           
posteriormente en Brasil; y, expondré el proceso que surgió partiendo de los ejercicios             
mencionados hasta encontrar conversas con mi idea de un cuerpo que habita y una              
memoria, partiendo de las lectura “Catástrofe y germen del libro “Pintura. El concepto             
de diagrama” del filósofo Gilles Deleuze. 
  
Por último mostraré registros fotográficos de imágenes de las dos casas (Pastales -             
Colombia, Campinas - Brasil), algunas pruebas que hice transitando por la serigrafía, el             
grabado y cianotipo; y relatare apreciaciones que adquiri en el proceso de captación de              
esas imágenes y como llegue y opte por la pintura retomando ella después de un largo                
tiempo sin pintar. 
 
Hablaré de encuentros, memorias y recuerdos que obtuve al observar y seleccionar las             
imágenes para condensar el proceso culminando con una serie de 50 pinturas            
2 Llamó “Identidad de lugares” como reconocimiento de un lugar específico por medio de signos que son                 
expresión de recuerdos como el estar en casa, lo que representa cada espacio y lo que acontece allí; y,                   




aproximadamente pintadas al óleo sobre madera en formato 15cm x 25cm llamada            
“Casa Campinas - Casa Pastales”. 
  
Alterar, intervenir, fragmentar, construir y de-construir una imagen a partir de otra            
imagen, cuestiona la manera en cómo aparecen y se eliminan imágenes, encontrando            
diálogos en la cual se aceptan, se niegan, se alteran, eventualmente creando un estilo,              
una expresión y/o una selección de pensamiento que trata de entablar una            






































Comenzar hablar de pintura subjetivamente es expresar todo lo vivido con ella. Desde             
mis inicios como pintora de caballete, sentía absoluto placer frente a una tela, pasaba              
horas plasmando imágenes muchas veces haciendo copias para perfeccionar la          
“técnica”. 
Mis diseños siempre estuvieron ligados con la figura humana, el cuerpo femenino y             
masculino, retratos y encargos que me hacían personas que ayudaban en mi sustento. 
 
En ese camino comprendí el valor de pintar, no quería trabajar para otras personas y               
plasmar lo que decían, deseaba que la pintura plasmada emitiera un sentir. Esta             
experiencia llevada casi por 6 años tuvo un giro cuando ingresó a la facultad de artes                
de la Universidad del Tolima en Colombia y experimento lo que para mi eran nuevos               
movimientos artísticos. (performance, collage, instalaciones y otros medios de         
expresión). 
 
Tengo claro que no había nacido cuando ya artistas se plantean en desdibujar la              
pintura, en manifestar nuevas propuestas, en hacer toda clase de movimientos que            
para mí hasta cierta fecha eran desconocidos.  
Esto generó conflictos con la pintura casi hasta desistir de ella; decepcionada de lo que               
pensaba acerca de la pintura como tradición e intentando descubrir nuevos recursos,            3
encontre algunas soluciones utilizando otros materiales no convencionales a los que           
estaba adaptada. 
 
La pintura ha evolucionado no solo en contenido, también como material. El collage,             
fotomontajes, instalaciones, performances, ambientes dadaístas y surrealistas, han        
sido procesos, técnicas, medios, movimientos, que rompieron con el marco y el plano             
uniforme de la pintura y empezaron a formar parte de la vida cotidiana. Esta ha sido                
uno de los medios expresivos más antiguos; al igual que el dibujo, sigue estando              
vigente, la pintura también es una imagen tratándose de un tipo de partículas entre              
imagen – materia e imagen – cuerpo. 
3 Me refiero a la pintura tradicional de caballete que en cierto momento dude la importancia de ella                  





Uno de los aspectos fundamentales de toda teoría de la pintura consiste en definir cuál               
es la función propia de la disciplina, en tanto marco de producción de lenguaje qué la                
distingue de otros campos de producción artística, y en definitiva, cuál es su             
especificidad con respecto a otras manifestaciones artísticas. Deleuze propone una          
respuesta a esta cuestión: "​la tarea de la pintura se define como el intento de hacer                
visibles fuerzas que no lo son​ " pintar fuerzas que no son visibles consiste             
concretamente en lo siguiente: "​hacer marcas al azar (trazos-líneas); limpiar, barrer o            
fregar puntos o zonas (manchas-color); tirar la pintura, bajo ángulos y a velocidades             
diversas​ " . 4
 
Para pintar –dice Lyotard- “debemos dejar de creer en nuestros propios ojos, volvernos             
ciegos o abandonarnos en los brazos de la ceguera. Desde ahí, el pintor vuelve a               
pescar el color en el fondo de la noche, lo hace subir de nuevo, lo expone                
inscribiéndose en un soporte que no es la retina. El pintor extrae de la ceguera el color,                 
pero no es él quien lo hace, es el hombrecito, que a veces vuelve a salir de esa                  
ceguera. Cuando ocurre el milagro, la pequeña sensación, el acontecimiento sensible,           
el pintor trata de asirlo, lo mismo ocurre con el escritor (...) debemos volvernos ciegos a                
lo cultural si queremos tener acceso a lo artístico" . 5
 
La pintura para mi es un referente imprescindible, al hablar de pintura se asume que ya                
no es lo que era y que debemos acercarnos a ella más como tradición que como                
técnica, así entenderemos que la pintura también es una idea y una forma de pensar.               
Se podría decir tal vez que de la pintura solo nos queda el término ya que cualquier                 




Hablar de la presencia del cuerpo, es también hablar de performancia, en mi caso el               
performance trasciende más allá de la exhibición y como tal es un referente             
fundamental. La puesta en escena es una postura, el cuerpo es un material y un               
lenguaje que al ser usado en una acción condensa una idea. 
 
4 Gilles Deleuze. Francis Bacon. Lógica de la sensación. Traducción Isidro Herrera. Madrid, 2005 
5 Jean-François Lyotard. La ceguera necesaria. capítulo 6 del libro Los límites de la estética de la                 




La historia de las obras de artistas que han utilizado el cuerpo como material para sus                
trabajos, demuestra la fecundación de ideas e ideologías de distintas disciplinas y            
culturas. “A principios del siglo XX, en 1910 y 1920, dadaístas como Tristan Tzara y               
Kurt Schwitters, usaron tácticas irreverentes, interpretativas y multidisciplinares con la          
intención de incorporar realidades corporales físicas, para desafiar la ​“pretenciosidad”          
de la representación artística tradicional”  6
 
La puesta en escena el cuerpo habla, llega a confirmar lo que el otro ve, lo reafirma, se                  
vuelve vulnerable, lo contradice, lo problematiza, entra en permanente tensión entre lo            
que hace y lo que dice, es el primer dispositivo de cualquier acto de habla. 
 
Un cuerpo que todo el tiempo siente algo, son diferencias y fuerzas, un cuerpo que es                
nuestro y nos es propio, nos enseña que es nuestro mayor lenguaje tanto verbal como               
gestual. El cuerpo es experiencia cultural, tiene una historia, adquiere un significado en             
relación con los contextos sociales y culturales, el cuerpo adquiere una construcción            
discursiva y a veces una representación, el cuerpo habla y nos muestra gestos que son               
lenguaje. 
 
Teniendo en cuenta esto, en mi caso no se necesita de hacer performance para hablar               
del cuerpo ya que este se manifiesta de diversas formas, basta entender cómo este              
actúa en cualquier situación, desde el acto de pintar o fotografiar, es decir, desde el               




Los encuentros con este medio han sido modificados a medida que el proceso avanza,              
reflexiona, se construye y se destruye, se niega y se acepta, se altera, se desplaza, se                
autocrítica, se ama y se odia, se tiene todo y no se tiene nada.  
 
La fotografía para mí no sólo es una herramienta para la memoria, también es la               
posibilidad de crear pictóricamente una única o más imágenes. Haciendo introspección           
del proceso, la fotografía fue utilizada como documental, además de funcionar como tal             
es un medio que me permite solucionar de manera pictórica, también transforma un             
suceso, evento y/o acción en una imagen estática.  
6 Tracy Wair. El cuerpo del artista. Introducción. Edición Tracy Wair. Estudio de Amelia Jones. Traducción                





En la fotografía el arte, la memoria y la experiencia humana condensan una imagen,              
esta juega un papel fundamental en este caso pues ella es la protagonista.  
La cuestión de la imagen en el caso de la fotografía, se entiende como un fragmento                
que la cámara arrebató del mundo, de momentos y vivencias. En un caso la imagen               
sería una huella; en el otro, una expresión del medio que la produce.  
 
Es ese fragmento capturado el que se convierte en un dispositivo de memoria, en el               
cual se captura un instante de la historia de algo o de alguien, que se guardará para la                  
posteridad y se convierte en referencia del objeto o del personaje. 
  
“Esas imágenes son de hecho capaces de usurpar la realidad porque ante todo una fotografía               
no es sólo una imagen (en el sentido en que lo es una pintura), una interpretación de lo real;                   
también es un vestigio, un rastro directo de lo real,como una huella o una máscara mortuoria.                
Si bien un cuadro, aunque cumpla con las pautas fotográficas de semejanza, nunca es más               
que el enunciado de una interpretación, una fotografía nunca es menos que el registro de una                
emanación (ondas de luz reflejadas por objetos), un vestigio material del Tema imposible para              
todo cuadro” (Susan Sontag) . 7
 
La fotografía será según Susan Sontag, el documento humano que siempre mantendrá            
al presente y al futuro en contacto con el pasado. Pero lo que dota la fotografía no es                  
sólo un registro del pasado sino una manera nueva de tratar con el presente, según lo                
manifiestan los efectos de millones de documentos fotográficos contemporáneos.  
 
Mi interés es apropiarme de una imagen en este caso fotográfica de fragmentos de              
cuerpos o lugares que habito. A partir de la imagen fotográfica allí se desencadena              




Durante el proceso realizado, el bagaje en cuanto al conocimiento de artistas y técnicas              
que admiro, literalmente no los he llevado en consideración a la hora de mi formación               
intelectual, ya que a partir de mis propias vivencias se construye este trabajo siendo              
este autorreferencial y autobiográfico.  
 




Sin embargo, existe un afianzamiento a un gusto personal y a un encuentro en común,               
lo que podría pensar en referentes nómadas, en este sentido siento la importancia de              
nombrar algunos que me ayudaron y ayudan a esclarecer la evolución en esta             
investigación presentando también algunos de mis procesos realizados en el pre-grado           
como precedentes. 
 
Cada fase y ejercicio que se introduce a continuación, cuenta con una percepción,             
intención, apreciación y observación al ser ejecutado, creando conversas y relatando           
metodologías contextualizando el proceso de creación que fue desarrollado, teniendo          
una relación directa o indirecta con el presente proyecto “Casa Campinas - Casa             
Pastales”. 
 
Como primera instancia, inicialmente pinte figurativa y expresivamente la figura          
humana en diversas bases estáticas convencionales propias de la pintura tradicional,           
tela, madera, pared, papel, entre otras, esto en el 2004 mas o menos; ingresó a la                
universidad 5 años después donde me formó como artista plástica en el 2014, cuyos              
intereses fueron los “soportes vivos”, el (mi) cuerpo comenzó hacer parte del material             
de trabajo, donde aplique técnicas como arte corporal, intervenciones y performance           
entrando en una “negación”  como pintora. 8
 
En las exploraciones de algunos cuerpos que fueron intervenidos con pintura y otros             
materiales incluyendo mi propio cuerpo, me interese por captar imágenes de una forma             
general hasta centrarme en lo particular, es decir, en percibir detalles como las texturas              
de pinturas mezcladas con fluidos del cuerpo (sudor, aceite), y partes que conforman             
ese cuerpo (vellos, cicatrices), tomando valor cada fragmento y/o detalle de las            
imágenes.  
 
Partiendo de este pensamiento realicé una serie de fotografías concentrándome en           
ciertos fragmentos tomados en primer plano, cuyo resultado fueron imágenes pictóricas           
llamadas “Cuerpos Pintados, series I y II” realizadas en el año 2009. (​Figuras 1,2,3,4​). 
 
Considero importante mencionar este trabajo en correlación con el vigente proyecto.           
En este estudio citado anteriormente, sin percibir en ese entonces, estaba entrando en             
una percepción constructiva partiendo de lo general a lo particular, detallando,           
8 Llamo de “negación como pintora” al abandonar la técnica y la pintura tradicional, entrando en nuevas                 
experiencias de expresiones artísticas que para mi, en ese momento eran desconocidas y que de algún                
modo me afecto mi proceso como pintora. Sin embargo, eso me ayudó a entender el lenguaje pictórico que                  
podía crear con cualquier medio sin recurrir necesariamente a lo que serían medios convencionales propios               




clasificando, y seleccionando imágenes que entablaron un diálogo con lo pictórico y            
que de alguna manera este procedimiento se aplica con el curso del proyecto             


























En una reciente aula de maestría llamada “Métodos de pesquisa” dirigida por la             9
profesora Lygia Eluf, surgió un ejercicio de organización teniendo como base el trabajo             
de Aby Warburg “El atlas mnemosyne”. En este pude relacionar procesos anteriores y             
actuales para entender y ver mejor una conversa entre ellos. Allí distinguí trabajos             
realizados en el pregrado, estudie referentes de artistas y condense una metodología            
de entendimiento y comprensión. 
 
Descubrir otros referentes para tener un punto de vista de organización es tener en              
cuenta que debemos tener estructuras para realizar una obra, dan una realidad de             
como hacer, es ese un proceso creativo. Otras fuentes dan pistas para organizar mejor              
un trabajo de creación.  
 
De este modo retomando el trabajo anterior de “Cuerpos Pintados”, un referente que             
me hace pensar en texturas, formas y materia es el artista Antoni Tapies quién es uno                
de los mayores exponentes del informalismo matérico, transformando la superficie          
mediante diversos procedimientos, trazando algún grafismo aislado, y restringiendo el          
color, logrando adquirir una extraordinaria riqueza de textura y a la vez una profunda              
expresividad, surgiendo imágenes ambiguas de cuerpos. 
 
Una obra que siento pertinente citar es “Sign i mans” (​Imagen 1​), ​dentro de un estilo                 
abstracto pero lleno de simbolismo, la presencia del cuerpo humano generalmente en            
partes separadas, fragmentándose de formas simples con apariencia de deterioro,          
cuerpos que aparecen rasgados, agredidos, agujereados; nos llevan a resaltar gestos           
de una ambigüedad de la forma, es decir, las imágenes no tienen una única posibilidad               
de interpretación, adquieren diferentes lecturas y/o significados. 
Imagen 1. Sign i mans. Antoni Tapies 




Eso me interesa en el desarrollo de selección, apropiación, intervención,          
representación y abstracción de imágenes, que se desenvuelve como proceso de           
creación y construcción, un planteamiento donde no tiene una única posibilidad, la            
propuesta es una transición constante entre medios artísticos. 
 
De esta manera reflexionando sobre la apropiación, transformación y traducción de una            
imagen, transite por diversos medios como he mencionado anteriormente (pintura,          
fotografía, grabado, vídeo, instalaciones, intervenciones y performances); en ese caso          
para contextualizar es conveniente citar un trabajo llamado “Transición de medios”           
realizado en el año 2013, que consistía en entablar un diálogo entre el vídeo (quien no                
era un recurso habitual que usaba), el cuerpo y la pintura (que han estado presentes) y                
la imagen o resultado (la cual se convertía en lenguaje).  
 
La videocámara no solo estaba para registrar una acción, era partícipe de ella, creando              
imágenes con lenguajes pictóricos. 
 
El procedimiento consistió en disponer mi rostro porque soy yo quien quiere a través              
del propio cuerpo construir un lenguaje con la pintura sin importar el medio a utilizar, en                
este trabajo me interesó mostrar la transparencia, por ello la “sobre posición” entre una              
capa transparente y otra hasta perderse la imagen (mi rostro), siendo cubierta por             
pintura. 
 
Por ende utilice papel vinilo transparente no mayor de 30 x 30 cms, pintura vinilo, una                
vídeo cámara y el cuerpo (la imagen de mi rostro). La imagen de mi rostro frente al                 
lente de la cámara, a una distancia máxima de 20 cms., separada por el papel,               
opacaban la imagen hasta desvanecer. Cada papel transparente estaba acompañado          
por gotas de pintura que al contacto con el papel sobre exponiendo una a una en un                 
constante período, construían pinturas improvisadas que sólo después del registro se           
podían observar (​Figura 5​). 
 
El resultado fue un video y registro de imágenes cuyos medios hablaban y se              
entrelazan, es decir, el vídeo funcionó no solo como registro para captar imágenes             
pictóricas en vivo, como si estas fuesen diversas acuarelas, también creó múltiples            
lenguajes enunciando un gesto. 
Este proceso de construcción, afirma como la pintura no necesita un pigmento y una              
tela para hablar de ella, bastaba ver el vídeo que tenía un contenido pictórico y la                





Al igual que aquel proceso que llame “Cuerpos Pintados ”, utilice la fotografía captando              
fragmentos que me interesaban; en esta nueva experimentación sentí la curiosidad de            
registrar esa “pintura en movimiento”, de capturar esas imágenes estáticas como si            
fuesen un estado de contemplación y representación, de huella y memoria (​Figura 5a,             
5b, 5c, 5d, 5e, 5f​), el resultado fueron diversos medios creando un universo de              









































Este gesto como forma de comunicación, expresaba una variedad de sentimientos,           
percepciones y sensaciones. Pero hablar del gesto es hablar de un lenguaje abstracto             
un gesto abstracto, un lenguaje que a través de mi negación experimentando diversas             
exploraciones y mi pesimismo, encontré, como diría Giorgio Agamben el “gag” que por             
medio del gesto no se produce ni actúa, sino que asume y se soporta. 
   
El término (​gag​ ) que en su acepción original remite a algo que se mete en la boca para                  
impedir la palabra, y que en su uso en el mundo del teatro, hace referencia a la                 
improvisación de un actor para subsanar un vacío de su memoria o una imposibilidad              
de hablar .  10
 
Agamben en su libro “Medios sin fin: notas sobre política” propone dos definiciones de              
gesto. Por un lado, lo definió como "algo que no ocurre ni pasa, que no se puede hacer                  
y actuar, sino solamente deshacer el actuar". Es decir, no es un medio hacia un fin, ni                 
un fin en sí mismo, sino un "medio puro". 
   
Por otro lado, para Agamben el gesto es lo que en cada acto expresivo queda sin                
expresión. O en otras palabras, el vacío expresivo que permanece en el núcleo de todo               
discurso, la imposibilidad de alcanzar una comunicación plena. Por ello, el filósofo            
italiano piensa que el gesto se puede describir como el gag del lenguaje humano.  
   
“El gesto es, en este sentido, comunicación de una comunicabilidad. No tiene            
propiamente nada que decir, porque lo que muestra es el ser-en-el-lenguaje del            
hombre como pura medialidad. Pero, puesto que el ser-en-el-lenguaje no es algo que             
pueda enunciarse en proposiciones, el gesto es siempre, en su esencia gag en el              
significado propio del término, que indica sobre todo algo que se mete en la boca para                
impedir la palabra, y después la improvisación del actor para subsanar un vacío de              
memoria o una imposibilidad de hablar”. Agamben  11
 
En este encuentro de medios surgió ese gesto que me interesa, un gesto donde se               
encuentra la afectación, disposición, emoción y exposición convirtiéndose la materia en           
medio de expresión. Así cobra vida la imagen que aparece y desaparece, que             
desconoce y se reconoce, que comunica e incomunica, estando en permanente           
construcción para así convertirse en un medio de expresión artística. 
 
10 Fragmento tomado de la página web de la Universidad Internacional de Andalucía. Arte y Pensamiento.                
Pensamientos: Giorgio Agamben: Creación de un lugar donde el baile puede ocurrir. http://ayp.unia.es/ 
11 Giorgio Agamben. Medios sin fin: notas sobre la política. Traducción Antonio Cuspinera. Capítulo notas               




Otro trabajo importante que quiero destacar es “Cuerpo y Pintura” realizado en el año              
2014, proceso que culminó mi pregrado y ejerció como propuesta inicial en mi             12
proceso de maestría. 
 
Esté data de una perspectiva entre lo representativo hasta llegar a la abstracción en              
cuestión de imagen, construyendo un hecho pictórico en lenguajes enigmáticos y           
ambiguos. Pasó de lo figurativo a lo figural, tuvo un desarrollo donde la abstracción de               
la imagen representativa desarrolló un gesto, una fuerza y un lenguaje. La sensibilidad,             
el entendimiento, el pensamiento, la imaginación y la memoria, dieron paso a la             
exploración del afuera, es decir, lo insensible, lo indecible, lo impensable, lo            
inimaginado, el olvido. 
 
Este proceso se desarrolló usando el cuerpo como medio para hablar de pintura,             
surgiendo una manera de comprender como primera instancia mi propio cuerpo (​para            
encontrar la pintura en el cuerpo); entrando en contacto con otros cuerpos como             
proceso de creación e interpretación, creando una dimensión ampliada donde todo           
acontece; allí comienza un proceso de reconocimiento, un cuerpo disponible conectado           
con el universo interno, como dice Marcia Strazzacappa “una exploración del cuerpo            13
de adentro hacia afuera”.  
 
Gracias a las clases recibidas de parte de la materia “Técnicas Corpóreas do Corpo”,              
que aportaron en mi proceso y búsqueda para el desarrollo de mi investigación             
contribuyendo a mi pregunta sobre el arte, decidí experimentar el cuerpo en la danza,              
aprovechando mi estancia en Brasil (2013) , percibiendo mi propio cuerpo en este            14
proceso de dedicación y disciplina. 
 
Aunque al principio fue difícil adaptarme, también de entrar en contacto con otros             
cuerpos como proceso de creación e interpretación, poco a poco se fue dando una              
dimensión ampliada donde todo acontece; allí comienza un proceso de reconocimiento. 
12 ​Cuerpo y Pintura, es un trabajo de tesis de pregrado realizado en el año 2014 donde ganó mención de honor y el                       
título de maestra en Artes Plásticas y Visuales en la Universidad del Tolima - Colombia. 
13 Marcia Strazzacappa, professora da Unicamp no Instituto de educación. En el año 2013 tuve la                
oportunidad de hacer un intercambio estudiantil y tomar una materia llamada “Elementos técnicos do corpo               
I e II” na Unicamp na área de artes cènicas, allí desarrollé diversos ejercicios de percepción en la cual me                    
ayudaron a entender el cuerpo de adentro hacia afuera. Esta expresión es usada por ella y retomada en un                   
artículo escrito para la Unicamp, llamado “Dos pés à cabeça. Do centro para as extremidades: Notas sobre                 
um corpo cênico em eterna construção”​.  





En la clase de técnicas corporales de danza con la maestra Verónica Fabrini Machado,              
otra de las materias que tomé en esa época, mi cuerpo pudo distinguir a través de los                 
ejercicios planteados y articulados con la materia dada por Strazzacappa, una serie de             
enunciaciones preguntándome ¿Qué acontece y cuales son las reacciones en el           
cuerpo? 
 
Tales ejercicios como la bola, para percibir el tacto, los elementos técnicos como             
vídeos, puestas en escena, música en vivo, visitas constantes con otros cuerpos en             
movimiento, la dinámica de la clase y el dominio de público; tuve conciencia de lo que                
tenemos, pasando por los órganos internos y externos hasta comprender y amplificar            
los sentidos. Fluidos y órganos como el sudor, la sangre, músculos, estómago, piernas,             
cabeza, pies, condensan aquello que llamamos cuerpo. 
 
Lo más importante fue evidenciar lo que produce con todo ello y como el cuerpo lo                
manifiesta a través de sus propios límites. ¿Qué es ese algo que lo hace funcionar?,               
¿cómo depende de nuestras emociones el cuerpo en esos estados y hace que se              
revele de manera pictórica? 
Desde el momento de su nacimiento el cuerpo nace con una tonalidad propia, particular              
y él se va construyendo, transformándose en otras tonalidades, como una composición            
de colores naturales. El cuerpo se adapta, siente, se estira y se contrae, nos evidencia               
memorias, huellas, texturas, volúmenes, colores, lenguajes. 
 
Papel fundamental en el proceso de observación, estructuración y manifestación; la           
sensibilidad del propio cuerpo obtiene una conciencia y una relación de este. Encontrar             
una evolución en el desarrollo de una “educación corporal”, comprende que el cuerpo             
siendo invadido no sólo por materia, también como cuerpo en las entrañas, en el              
espacio, en nuestro entorno, en la vida y la muerte, adquiere su propio color y hace que                 
la pintura del cuerpo se vuelva una expresión artística donde surgen ideas estéticas.  
 
Partiendo de esta idea considero que cada fragmento de un cuerpo tiene un valor. Así,               
partes que generalmente no se muestran, se ocultan, hablan; se convierten en huella y              
en lenguaje. La imagen recobra vida en un gran formato (​1,20cm x 90 cm​), (​Figura 6, 7​),                 
para confrontar al espectador llevándolo tal a una suerte de incertidumbre al tratar de              
identificar partes del cuerpo, puesto que se reconoce la materia piel, como si se tratase               
de códigos, encontrando una imagen abstracta de un cuerpo que habla.  
 
Las imágenes fotográficas que fueron expuestas, formaron un paisaje lleno de           
volúmenes, luces y sombras que denotan el carácter pictórico de la piel, logrando una              
































Como argumento al comienzo de este escrito, artistas que han pasado por todo el              
proceso de construcción han sido de una u otra manera de gran importancia en este               
camino y siento conveniente citar algunos de ellos. 
 
Oscar Muñoz, Yves Klein, Gerard Richter, aportaron en mí otras miradas, usando            
múltiples recursos técnicos como el dibujo, fotografía, vídeo, instalaciones,         
performance, grabados, utilizando diversos materiales. Muñoz desde la corporeidad, lo          
efímero y la memoria, Klein desde sus cuadros sin pinturas, construyendo zonas de             
sensibilidad pictórica e inmaterial y Richter que ofrece el uso de métodos poco             
convencionales para crear imágenes foto-pictóricas.  
 
John Coplans quien abandona su actividad de crítico de arte y pintor para convertirse              
en fotógrafo de su propio cuerpo envejecido, destacando fragmentos como manos, pies            
y rodillas o mostrándolo en su totalidad sin destacar su rostro. Algunas obras de              
Coplans (​Imagen 2 y 3​) conversan con mi trabajo “Cuerpo y Pintura” como imagen,              





Imagen 2. Body parts. John Coplans Imagen 3. Body parts. John Coplans 
 
 
Otro artista que está relacionado con lo descrito es David Lynch que siendo en otro               
contexto sentí curiosidad de sus fotograbados con fragmentos del cuerpo, aunque no            
se encuentra información contextual de esta serie de 24 ediciones (​Imagen 4 y 5​), me               
impactó el medio usado, aunque no es la idea central de la obra de Lynch para mi el                  




Es en ese momento donde se abre camino a una experimentación de medios partiendo              
del trabajo “Cuerpo y Pintura”, comenzando una propuesta inicial para la maestría . 15
 
 
Imagen 4. Untitled one. David lynch. 2008.    Imagen 5. Untitled. David Lynch. 2008 
 
 
D​esde siempre l​a​s im​á​gen​e​s incitan una sensatez que suelen refl​e​xionar sobre sus            
componentes básicos de forma y color incluso en blanco y negro. Cuando se             
manifiestan episodios cotidianos y sobre todo, cuando se revela a trav​és de nuestras             
preocupaciones y singulares gustos, surge el accionar imaginativo. 
 
Si intentamos entender las imágenes como formas que suelen representar la realidad,            
sean abstractas, representativas, ambiguas o figurativas, estas se instalan en el           
accionar del hombre como un acto esencial de comunicación, más allá de la             









15 Previamente la propuesta de la maestría surge del proyecto “Cuerpo y Pintura” haciendo              
experimentaciones con grabado en metal y litografía considerando la idea de paisajes corporales y que a                
medida que el proceso avanzó la idea se descontextualizo enfocando en el cuerpo como habitar y                







Escribir un método de creación y hablar de ello para mi implica un modo de investigar                
un proceso para mostrar un resultado para el otro, alcanzar un objetivo, entender y              
valorar el procedimiento de construcción considerando esté un desarrollo subjetivo          
donde se establece una estructura del uso y del hacer. 
 
En este sentido como metodología use ideas, bocetos, ejercicios, procedimientos          
técnicos y/o modos de construir. Realice un sistema de análisis comparativo creando            
similitudes y diferencias, diálogos entre un medio y otro, es decir, pintura, grabado y/o              
fotografía, considerando apropiaciones, estudiando, organizando y seleccionando       
procesos para concretar y llegar a establecer una idea. 
 
Partiendo del proyecto “Cuerpo y Pintura” se desarrollaron cuestiones de transiciones           
de medios creando paisajes corporales (resultado de experimentaciones con el          
grabado), trabajando con una misma imagen usando como recursos la fotografía y la             
impresión.(​Figura 12, 12a, 12b, 12c, 12d, 12e)  
 
Observé desenlaces de ejercicios de percepción que había realizado, reflexionando          
sobre esos procesos de construcción elaborados en los antecedentes expuestos en           
este texto para continuar creando experimentaciones hasta llegar a la propuesta del            
cuerpo como habitar, en este caso vivencias personales entre las casas que habitó             
dando invención a este proyecto llamado “Casa Campinas - Casa Pastales”. 
 
Determine experimentar y crear un método a partir del texto “Pintura. El concepto de              16
diagrama” del autor Gilles Deleuze. Primero, pasando por un caos-abismo, una           
catástrofe, un punto gris contaminante, para hacer un acto de pintar, que surge como              
un caos-germen, dando posibilidades de creación de imágenes y lenguajes a partir de             
16 Cuando hablo de inventar un método a partir del libro “Pintura: el concepto de diagrama” del filósofo                  
Gilles Deleuze, me refiero a ejercicios de percepción que desarrollé en Colombia y posteriormente en Brasil                
considerando la idea de diagrama, caos-catástrofe y caos-germen conceptos que desarrolla Deleuze en su              
texto. Estos ejercicios consisten en estar en total concentración cubriendo la visión para resaltar los otros                
sentidos especialmente el tacto, donde el cuerpo crea una conciencia y percibe donde se encuentra               
tratando de adquirir todas las informaciones necesarias como texturas, olores, sonidos, ambientes, entre             
otros, para después ser plasmados y expresados de maneras artísticas usando diversos materiales, luego              




la mancha. El plano de composición primario conforma tensiones, fuerzas y líneas al             
azar utilizando el cuerpo y la pintura en la acción. 
 
Deleuze propone cinco aspectos en el texto titulado Pintura, el concepto de diagrama,             
primero nos dice: “​El diagrama sería la necesaria puesta en relación de estas dos ideas               
(…) la de caos y la de germen​ .” (Deleuze 2007: 90). En la pintura hay necesariamente                
caos. Este primer carácter es un caos-germen y la relación necesaria entre los dos “​De               
cierta manera, una pintura que no comprende su propio abismo, que no comprende un              
abismo, que no pasa por un abismo, que no instaura sobre la tela un abismo, no es una                  
pintura​ .” (Deleuze 2007: 91) Este orden del abismo alude a que del abismo debe salir               
algo, no puede ser solo caos, por ello caos-germen. 
 
Segundo: “(…) ​si el caos-germen era el diagrama en el orden de la pintura, su               
naturaleza es esencialmente, fundamentalmente manual.​ ” (Deleuze 2007: 91) solo una          
mano desencadenada puede trazarlo. “​¿Qué quiere decir una mano desencadenada?          
(…) cuál es la cadena de la mano. La cadena de la mano, en cuanto a la pintura, es                   
evidentemente el ojo. En tanto que la mano sigue al ojo, puedo decir que está               
encadenada.​ ” (Deleuze 2007: 91) 
 
Deleuze afirma que el diagrama es un conjunto de trazos/manchas y ya no línea/color.              
Es un conjunto trazos/manchas, y ese conjunto es un conjunto manual.  
 
Tercero: Explorar por encima del diagrama como trazos/manchas verlo por otro lado:            
en relación a lo que está llamado a salir: ese algo que sale del diagrama. 
En primer lugar según esta teoría lo que sale del diagrama son los colores pictóricos y                
las líneas pictóricas. Diagrama = el gris, los dos grises, el doble gris. Estructura: del gris                
blanco/negro va a salir la gama de colores. Del gris verde/rojo va a salir la gama de                 
colores. Del diagrama la doble gama pictórica luz/color.  
 
Pero no se trata aún de un color. Por tanto, hace falta que algo salga de allí. El                  
diagrama es indesligable de su antes y de su después. El antes relacionado con la               
catástrofe o caos; el después relacionado con lo que sale, la pintura misma. Esto es, un                
momento pre-pictórico en el cual el autor se enfrenta a sí mismo con el propósito de                
traspasar el cliché y llegar a una representación de lo visual que trascienda el dato para                
llegar al hecho. 
 
Cuarto: “​¿cuál es la función del diagrama? En relación a su antes (…) es justamente               




semejanza”? Aquello que llamamos «ícono». El ícono no viene a ser, justamente,            
representación, es la presencia. Y sin embargo es imagen. 
 
Quinto y último aspecto: el diagrama debe estar. Puede que sea virtual o estar cubierto,               
pero está ahí. Deleuze piensa el cuadro no como una realidad espacial sino que lo vive                
temporalmente. Tal vez alude con la temporalidad a lo visto desde el inicio             
caos-germen algo tiene que pasar, algo tiene que salir: en una palabra, al proceso de la                
pintura, el antes, el diagrama y el después. No es uno ni tres tiempos; es el proceso. 
 
Siguiendo estos conceptos, después de traspasar los planos a otra dimensión, hacer            
que lo invisible se hiciera visible, pasando por el caos y la catástrofe; anulando el ojo                
para dar paso a la mano (cuerpo), entrando en la materia misma de la pintura;               
relacionando la mano con la mancha, se abre paso a entender el concepto de diagrama               
que plantea Deleuze como acto de creación.  
 
Más allá del concepto, buscó entender la diferencia de bosquejo y un plano -              
(diagrama); es decir, un plano primario de un bosquejo natural compuesto a partir de la               
mancha, en el que el bosquejo sería la parte óptica y el plano o diagrama la háptica. 
 
Sugiriendo esta reflexión de encuentros entre pintor y “caos-catástrofe”, se crea un            
germen. El acto de pintar no se queda en la catástrofe, aunque es probable que               
suceda; ese florecimiento o nacimiento como lo llama Deleuze es lo que diría Cézanne              
con el color y/o Paul Klee con el huevo, es decir, la obra. En ambos casos estamos                 
frente a la posibilidad de que un determinado estado de cosas o una particular figura o                
un cuerpo u objeto se materialicen en el soporte. 
 
Para mí la pintura como centro reflexivo y como matriz genera pautas intelectuales,             
donde se desarrollan nuevos planteamientos artísticos a través del pensamiento          
pictórico, llevando a la comprensión de la pintura donde se descontextualiza en            
referencia al pigmento involucrando el cuerpo, no importa el material ya que no se trata               
del objeto o materialidad que se tenga sino del fenómeno con el que simula la invasión                









3.1 Transitar por medios. 
 
Transitar por diferentes medios básicamente pintura, fotografía y grabado conlleva a           
reflexionar encontrando posibles alternativas de transformación desde lo negativo a lo           
positivo, proponiendo una recorrida a través de situaciones vinculadas a la modificación            
de una o varias imágenes. 
 
Se puede considerar en todo el proceso una organización de lo visible, lo decible y lo                
pensable a una interpretación subjetiva de ejercicios que sirven como antecedentes de            
un proceso de creación igualmente a lo invisible, indecible e impensable yendo más             
allá de la complacencia de la imagen.  
 
Es cierto que un uso tan amplio del término “transición y medios” puede ser              
problemático y riesgoso, pero se tiene la pertinencia de señalar, recordar e insistir en              
que toda una organización plástica en mi caso, es en primer lugar un orden de               
lenguajes artísticos que configura una percepción común de las cosas: lo que se puede              
ver y lo que no, lo que se puede decir de lo que se ve y lo que no, lo que se puede                       
pensar y hacer al respecto y lo que no.  
 
A continuación describo algunos de los métodos de construcción que realicé partiendo            
del diagrama haciendo una selección para plasmar un hecho pictórico, resaltando una            
presencia que aparece de lo invisible a lo visible y que posteriormente ayudó a              
construir el trabajo de maestría. 
 
Como primer ejercicio, se explora con una imagen y hace que ésta transite por diversos               
medios pasando por la impresión y luego siendo intervenidas hasta perder la imagen             
directa dando solo un indicio, dejando un rastro, siendo paisajes corporales. 
Tomando como base la imagen (​Figura 12​), se aprecia el recorrido y múltiples             
variaciones con una misma imagen creando un universo de nuevas imágenes           









































3.2 Ejercicio realizado en Colombia en el año 2014  17
Prueba-experimentación (crear el diagrama). Reconocimiento del lugar (texturas,        
superficies, volúmenes). Percepción (sensorial, tacto). Tiempo (no específico). 
 
 
3.2.1 Percepción del cuarto, ojos cerrados. 
 
 
En este ejercicio se plantea explorar a través de las percepciones sensoriales, sentidos             
como el olfato, el tacto y la escucha, se hace un reconocimiento del lugar en este caso                 
mi habitación en Pastales - Colombia. 
 
Prepare papel y tinta, cerré la puerta de mi habitación, cubrí mis ojos con un paño,                
apague la luz. Era de noche, estaba oscuro, muy frío. Comienzo con el tacto a percibir                
distintas texturas.  
 
Trataba de identificar objetos pero fueron las sensaciones quienes fueron protagonistas           
en el proceso. Las paredes muy frías, el piso que no tiene baldosa parecía un hielo,                
(esta en muy mal estado), la cama, el techo que por cierto es muy bajo y está cubierto                  
con un papel grueso y madera. Sentí una energía fúnebre, un vacío, oscuridad. 
 
Comencé por la derecha, el cuarto es muy pequeño. Me concentraba en lo que mi               
cuerpo percibía, los sonidos y el tacto estaban presentes. Mi Intuición por donde             
caminaba me ayudaba a encontrarme con algo terrorífico.  
 
Sentí mucho miedo, la oscuridad me consumía, mis temores se concentraron. Temor a             
la soledad, a la impotencia, a la nada, a lo desconocido. Mi cuerpo estaba indispuesto,               
estaba en un no – lugar, era totalmente extraño el entorno, ese espacio que llamo mi                
habitación. 
 
La respiración era cada vez más intensa. Lloré, quería gritar pero no conseguía, me              
acosté en el piso, tomé posición fetal, trate de concentrarme, de no perderme, me              
17 Este ejercicio fue realizado a partir de dos lecturas “la ceguera necesaria del autor Jean-François lyotard”                 
y “Pintura: El concepto de diagrama. Catástrofe y germen del autor Gilles Deleuze”. apropiación de la                
propuesta realizada por la profesora Consuelo Pabón quien realizó la traducción de la lectura la ceguera                




senté cogí el papel y la pintura sin pensar en que imagen hacer, era estar en el afuera                  
de la representación, seguía con la impotencia de no poder ver. Oscuridad, miedo,             
vacío, horror, frío, tensión, miradas, presencias, caos… 
 
Después pinto con mis manos, mi cuerpo estaba muy cerca del papel, deje que todo               
fluyera. El resultado fueron imágenes que se manifestaron según el estado en el que              






























3.2.2 Óptica y Háptica. Fruta 
 
 
Este ejercicio trata de tener una noción de óptica y háptica. Escogiendo una fruta y a                
partir de ella se hace una visión óptica pintando ella en su mayor representación,              
después tener una visión háptica, es decir ver la fruta hasta ella casi tocar sus ojos; la                 
imagen de la fruta desaparecer en su totalidad. Por último se experimenta comiendo             
ella para entender su esencia plasmando su sabor o lo que ella (la fruta) refleje en                





Escogí una lima, hay un árbol al lado de mi cuarto que puedo ver desde la ventana                 
estando en mi cama en la casa de Pastales, lo observe varios días antes de tomar la                 
decisión de bajarla, estudiaba como la luz llegaba en ella, como cambiaba su color a               
medida que pasaba el tiempo, la lima en su árbol, en su hábitat, en su casa. 
 
Una tarde tomé la decisión de cogerla y tomarla para pintarla. Escogí tinta acuarela y               
papel acuarela. Me sentí muy bien pintando, tome todo el tiempo necesario, disfrutaba             
aquella lima sobre una mesa. El ejercicio fue básicamente explorar de nuevo la técnica,              
mis principios como pintora, la contemplación y representación estaban presentes,          
simplemente era recordar lo placentero de pintar con las cualidades pictóricas de            





Al coger la fruta tan cerca, perdí toda noción de lo que había sentido con el ejercicio                 
anterior (lo óptico), aquí no pensaba en técnica, en representar, tenía que tener que              
dejar de ver formalmente. 
 
Mi ojo estaba tan cerca de la lima, que los colores se volvieron difusos, la               
contemplación que tenía desde lo lejos, se volvió encantadora casi entrando en ella. 
Me preguntaba ¿ahora qué voy hacer?, ¿como poder pintar ese mundo de colores y              






Así cogí las acuarelas, el papel, y, aparentemente, fluyó. Manchas y colores fueron             
cómplices durante el proceso. (​Figura 16​). 
 
 
Comer la fruta. 
 
Cada vez fue más complejo, luego de pasar por la experiencia háptica y comprender              
ese conocimiento intensivo del objeto (en este caso la lima) hasta obligar al ojo casi a                
tocarla, a entrar en ella, tenía que comerla. Fue todo un seguimiento primero             
contemplar, observar, luego entrar en ella con el ojo, y ahora, si, comerla. 
 
El sabor de aquella lima en particular era confuso, al principio ácido, pero no era fuerte,                
era una sensación agradable, imaginaba un mundo de colores verdes, naranjas,           
amarillos, su aroma fuerte penetró por completo mi habitación, mis manos. A medida             
que comía el ácido era más intenso al final, pero termina siendo agradable.  
Fue muy extraño su sabor. Cerré mis ojos mientras degustaba su sabor... 
 
Escogí una madera que encontré en el jardín de la casa como soporte, me recordaba la                
madera de aquel árbol frutal de limas, si iba a plasmar su esencia sentí oportuna la                
madera aunque podría ser cualquier material. Encontré una serie de elementos que            
servían como base para pintar, gelatina de limón, gomas ácidas, tierra, el zumo de una               
parte de la lima, sal y pigmentos vegetales. 
 
Hice una fusión de colores y construí una imagen matérica, llena de texturas y olores,               
ella fue tomando forma a medida que los hongos hicieran reacción en la pintura hasta               





Lo interesante de los ejercicios planteados fue hacer pictórico cualquier acción estando            
fuera de la representación, entender todo lo que me enseñó entrar en ese caos;              
encontrarlo en el dolor y en el sentir un conocimiento y una experiencia. A través de la                 
mancha, lo sensorial, lo perceptivo, lo insensible, preguntándome ¿lo invisible, lo           
indecible, lo inmemorable?, encontrándome y dejando afectar para tener una mayor           
creación. Despertar de esa ceguera y vivir estas experiencias tan necesarias, para            






Figura 15. La autora 
 
 


























3.2.3 Acción pictórica. 
 
 
Aquí se trata de entrar en disposición para crear un hecho pictórico estando en              
momentos de “crisis” creativa, es decir, primero se prepara el cuerpo por medio de              
ejercicios sintiendo el ambiente y lugar donde se encuentre; después se comienza a             
pintar sin pensar en algo concreto solo plasmando un sentir; seguidamente se hacen             
registros fotográficos para encontrar imágenes subjetivas que llamen la atención y a            
partir de allí se comienza a crear una nueva imágen. 
 
Escogí un lugar tranquilo, rodeado de naturaleza. Hice ejercicios para entrar en            
disposición, es decir, estiramientos, cerré los ojos, comencé a respirar, a sentir mi             
cuerpo, a crear una raíz con la tierra, enraizar sintiendo el lugar, después de cierto               
periodo de tiempo tome los materiales y se empezó  a crear el diagrama. 
 
Tenía como materiales papel bond, agua y acuarelas. Estaba muy inquieta me sentaba,             
me paraba, miraba el papel y lo intervenía desde varios puntos. Cogí tierra y empecé a                
mezclarla con las acuarelas y el agua. Llegó un momento en que casi llego al punto                
gris . Pero no aquel gris en el que se trasciende ese punto gris/rojo, no ese gris no,                 18
fue aquel gris del blanco y negro recordando la teoría de Deleuze. Afortunadamente             
paré, abrí los ojos y fui más racional, consciente en lo que estaba haciendo. 
 
Estando en un estado más consciente hice otro ejercicio, esté a partir de la arcilla. En                
principio encontrar un objeto, algo que llamara mi atención para después comenzar a             
componer, a crear un diagrama. Me sentí en un punto inconforme con lo que estaba               
haciendo, deseaba pisar todo lo que estaba construido y acabe pisando el trabajo             
realizado.  
 
De repente sucedió algo maravilloso, todo comenzó a tomar forma, las texturas fueron             
cada vez más bellas, el toque final fue ese gesto, esa intuición, ese atreverme a               
intervenir el diagrama pisandolo. Al hacer este gesto las imágenes toman forma y se              
18 El punto gris es el signo pictórico del caos absoluto. Este punto es el del origen desde el cual algo va a                       
salir: el huevo que habla Klee. Esto nos ubica en un segundo momento de la creación según Deleuze. Para                   
lograr esto, según Klee, es necesario fijar o centrar el punto gris como momento pre-pictórico; y el punto                  
gris fijó como punto de partida del acto de creación. Deleuze nombra tres tiempos: 1) Pre-pictórico:                
caos-abismo, catástrofe, punto gris caos (blanco y negro); 2) Acto de pintar: caos-germen, armazón, planos,               








Gracias a los medios fotográficos, el registro general fue útil para hacer selección de              
ese diagrama y encontrar ese lenguaje que me interesaba. Era construir una imagen a              
partir de otra imagen construida al azar, fragmentar el diagrama y encontrar diálogos. 
Creo que todos necesitamos de esa ceguera para despertar y crear un diagrama,             
seleccionando lo que nos interesa, para construir un hecho pictórico, sintiendo las            
presencias. 
 
Después de tomar registro a cada imagen o fragmento seleccionado, opte por imprimir             
las que me interesaban, algunas modificándose digitalmente, otras simplemente         
dejándolas como el registro que se tomó, para después intervenirlas. El resultado un             
estilo, un lenguaje una selección de imágenes que tratan de entablar un diálogo al ser               











































































3.3 Ejercicio realizado en Brasil en el año 2015. 
Prueba-experimentación (crear el diagrama). Reconocimiento del lugar (texturas,        
superficies, volúmenes). Percepción (sensorial, tacto). Tiempo (no específico). 
 
3.3.1 Óptica y Háptica 
 
Partiendo de los ejercicios anteriores realizados en Colombia decidí hacer nuevamente           
este proceso, esta vez en Campinas, Brasil. Surgió como tentativa de creación y             
reconocimiento del lugar creando un nuevo diagrama. 
 
Entrando en estado de trance, comencé a respirar y dejé que penetrara el caos. Cerré               
mis ojos y los cubrí con un paño (siguiendo el principio del ejercicio en Pastales).               
Empeze a sentir las texturas, formas y climas que tenía el lugar, la pared, el piso, las                 
ventanas, lo frío del suelo, los muebles, objetos; experimente sensaciones percibiendo           
todo lo que estaba a mi alrededor en el espacio que me encontraba. El vinilo y el papel                  





Después de realizar lo mencionado anteriormente, tiró el paño que cubría mis ojos y              
me dirijo a pintar, sin pensar en nada, (temas específicos, clichés). Al principio es difícil               
aceptar un “no pensar”; vierto la pintura y comienzo a expandir sobre el soporte,              
estando en el piso. Siento la necesidad de usar el tacto y no la visión. 
 
Pasado un tiempo y después de estar con disposición, inicie el acto de pintar sin               
pensar en una imagen, idea, representación, solo estaba el azar. Era el juego de lo               
invisible a lo visible. La textura de la pintura era tan agradable que termine haciendo               
una mezcla sin cesar a tal punto de perder el objetivo que era crear el diagrama                
llegando a ese punto gris en que todo se desborda. Pase por un caos, una catástrofe                
en cuanto a composición, forma y color. 
 
Paré, abrí los ojos, y solo observe, imágenes ambiguas, una mezcla de colores sin              




manchas, un lenguaje construido impalpable. Decidí pasar un gesto consciente en la            
selección del color.  
 
En el ejercicio use colores primarios (azul, blanco, amarillo y rojo) (​Figura 20​) cogí un               
papel nuevo usando dos colores (rojo y azul) (​Figura 21​); estando la mente bloqueada,              
me dejo llevar por el impulso y la intuición, es decir, una inercia donde aparecen y                
desaparecen imágenes subjetivas. Dispuse de otro papel usando los otros dos colores            





Usando como recurso la fotografía, haciendo un registro general, fue útil para            
seleccionar ese diagrama y construir un lenguaje pictórico. 
Seleccionó abstracciones de imágenes fragmentándolas con el uso de este medio,           
entrando en detalle, de lo general a lo particular, algunas con sentido figurado otras              





Entre la selección de imágenes realizadas a partir de los registros fotográficos, escojo             
tres específicas que llamaron mi atención fue un proceso de selección para volver             
aquello que estaba invisible y que fue ampliado. Decido usar tinta y papel acuarela para               
crear esa imagen subjetiva que llamó mi atención, donde cada una de ellas influye en               
la imagen fotográfica y/o la fotografía influye en la imagen representada por acuarela.             





Esta vez no tuve un momento crítico de tensión como aconteció en Colombia ya que               
allí al explorar el lugar que era mi habitación, un lugar que habitaba frecuentemente y               
que pensaba que conocía, fue totalmente desconocido. El reconocer el lugar en            
Campinas no fue tan chocante ya que este era un lugar nuevo que estaba habitando y                
realmente fue conciente una exploración nueva. 
 
Me pregunto sobre la reproducción de una imagen, ya que esta transita por varios              




que funciona siendo este considerado como experimento para encontrar una respuesta           
contundente en más búsquedas. El resultado no fue el esperado, sin embargo, abre             
una pequeña puerta para desenvolver una idea. Al manipular, fragmentar y seleccionar            
una imagen, pensamientos surgen a partir de varias manchas. Para plantear ese            




























































































4 CASA CAMPINAS - CASA PASTALES 
 
 
La representación podría decirse que es la observación y una interpretación de la             
realidad, es presentar por medio de una vía el lenguaje de las cosas, siendo              
subjetivamente interpretativo y clasificatorio. 
 
A partir de unas imágenes íntimas como el lugar en el que se habita, se tiende a                 
apropiarse de la vida y la existencia del propio cuerpo, de su entorno y espacio. Allí                
ocurre una condición de lo insoportable y me pregunto ¿qué pasa con lo invisible y lo                
evidente?, entre búsquedas de ciertos valores pictóricos se encuentra cierta          
sensibilidad, un entendimiento, un pensamiento, una imaginación y una memoria. 
 
Asumiendo una condición crítica, se va más allá de la complacencia de la imagen y se                
abre paso a lo que se llamaría el afuera de la representación, es decir, la sensibilidad                
explora el afuera, lo insensible, lo indecible, lo impensable, todo lo opuesto a la              
armonía de la representación. El lenguaje se convierte en enigmático y nos propone un              
pensar, así el cuerpo no es poseedor de lo bello en sí, es el sujeto quien lo siente. 
 
 
4.1 Reconocimiento de lugares Pastales - Colombia y        
Campinas - Brasil. 
Prueba-experimentación: Espacio, territorio, cuerpo, (crear el diagrama).       
Reconocimiento del lugar: Colombia, Casa - Pastales y Brasil, Casa - Campinas            
(texturas, superficies, volúmenes). Percepción, observación, clasificación y selección. 
 
Baseado en los ejercicios anteriores de percepción y creación de diagramas opte por             
registrar cosas, objetos (ventanas, paredes, pisos, duchas, escaleras, etc) dentro de los            
lugares que habite y hábito, es decir Pastales en Colombia que es un sector rural y es                 
mi casa materna; y Campinas en Brasil que es un lugar urbano y un espacio en el que                  




Por ende, las imágenes son seleccionadas de lo general a lo particular, dejando a la               
háptica tener un conocimiento intensivo del objeto obligando al ojo a tocar, dejando de              
ver formalmente y si adquiriendo abstracciones en detalle que conversan su propio            
lenguaje.  
 
4.1.1 Ejercicio realizado en Pastales - Colombia 2014  19
 
Teniendo en cuenta los ejercicios realizados de percepción y con la idea de óptica y               
háptica, se hace un reconocimiento del lugar, esta vez exploró espacios que me llaman              
la atención usando como recurso la fotografía de lo general a lo particular. 
 
Las imágenes presentadas son fotografías que fueron registradas y luego impresas           
para obtener un estudio y una comparación con los registros en Campinas, pues se              
trata de una observación e investigación de un cuerpo que habita, reconoce y se              
identifica en un lugar. También muestra una intimidad, se trata de imágenes que siendo              
fragmentadas y algunas no evidentes, representan la casa como un espacio íntimo.            


















19 Este ejercicio fue realizado a partir de la idea de reconocimiento del lugar, esta vez teniendo en cuenta                   
los principios de observación, selección y construcción de objetos o lugares que se encuentran en mi casa                 
materna. De un cuerpo que habita y pasa desapercibido aquellos espacios que sólo al ser estudiados                





Figura 23. La autora 
 
 
Figura 24. La autora 
 
 





Figura 26. La autora 
 
 
Figura 27. La autora 
 
 







Figura 29. La autora 
 
 
Figura 30. La autora 
 
 






Figura 32. La autora 
 
 
Figura 33. La autora 
 
 





Figura 35. La autora 
 
 
Figura 36. La autora 
 
 




4.1.2 Ejercicio realizado en Campinas - Brasil 2015 
 
 
Aquí se repite el proceso realizado en Pastales con el mismo principio de observación,              
exploración y registro de espacios, así como los intentos por reproducir el estar en un               
lugar viniendo de otro. (​Figuras 38, 39, 40, 41, 42, 43​) 
 
Al igual que el ejercicio anterior en el punto 4.1.1., se muestran intentos de apropiación               
de un lugar, manteniendo en la memoria los recuerdos de vivencias de un lugar de               
origen. Espacios mínimos que permanecen habitando recuerdos tras el regreso a           
Brasil. De esta manera, después de un viaje de ida y regreso realizado en el 2014 y                 
2015, se constituye la obra que utiliza como soporte fotografías realizadas en Colombia             
y posteriormente en Brasil haciendo comparaciones, diferencias y similitudes. 
 
Se encontrarán con detalles aparentemente insignificantes pero que para mi se han            
transformado en emblemáticos, a las que se suman emociones cuando se juntan los             
dos registros de las dos casas. Ese encuentro y registro de reconocimiento de lugar              
intenta reapropiarse de ciertas zonas de lugares que conllevan una marca biográfica,            























Figura 38. La autora 
 
 
Figura 39. La autora 
 
 





Figura 41. La autora 
 
 
Figura 42. La autora 
 
 




4.1.3 Selección, clasificación y comparación: similitudes y       
diferencias. 
 
la obra de arte es, en esencia la creación de formas, una transformación que se               
manifiesta en la estructura de ella misma, es un vínculo entre el artista, el observador               
y las sensaciones experimentadas durante su creación y contemplación. Al realizar una            
observación se basa de factores perceptivos, cognitivos y emocionales propios. 
 
La fotografía tiene una relación directa con lo real donde la voluntad del autor es               
condicionada por la máquina fotográfica, sin embargo en este caso el registro me             
ayudó a ver más allá de una imagen captada, esté me hace reflexionar sobre los               
momentos vividos en espacios que pasamos desapercibidos y que solo al presentarlos            
de manera plástica expresan un lenguaje, una visión sensible de lo que nos rodea.  
  
Aquí presentaré algunas diferencias y similitudes en cuanto forma ya sea de líneas,             
colores u objetos de los registros fotográficos de las dos casas Pastales en Colombia y               
Campinas en Brasil, luego de seleccionar y clasificar cada una de las partes; algunas              
imágenes tienen lenguajes pictóricos llamando mi atención para lo particular o el            
detalle, otras muestran una condición de objeto y memoria. (​Figura 44, 45, 46, 47, 48, 49,                
50, 51, 52, 53, 54, 55, 56, 57​). 
 
Las imágenes tomadas en la casa de Pastales-Colombia, transmitían color, forma,           
precariedad, una poética “rústica”, construyendo una ambiguedad y un sentimiento de           
afecto; en contraste las imágenes tomadas en la casa de Campinas-Brasil, sentía cierto             
vacío, pues al tomar los fragmentos de cosas/objetos, cuerpos/objetos que me           
interesaban, se destacaban colores grises solo que no era un gris contaminante, era             
agradable, la cual me generaba preocupación, sintiendo una cierta frivolidad.  
 
Aclarando que no se trata de estar en un lugar en específico o de que lugar es mejor o                   
no, el enfoque está en las imágenes que estoy tratando en esta exploración de estos               
dos ambientes. 
 
En ese momento noté una gran confusión al interpretar esos dos puntos de vista, así               
también tuve conjeturas que me daban estas percepciones, siendo un momento de            
entendimiento de valores en la cual tenía en frente dos realidades que me condujeron a               
diferentes cuestiones, por ende, hice otras experiencias con grabado hasta decidir           






































































































4.1.4 Percepciones poéticas  
 
 
Generar, seleccionar y reflexionar la experiencia y el conocimiento de la forma de             
producción de un proceso o una obra aparece siempre en estado de transformación, en              
mi caso, a partir de subjetividades proyecto un lenguaje reconociendo una identidad.            
Propongo la identificación de una propiedad simbólica, aquí como imágenes pasadas           
por diversos lenguajes; poniéndolas en relación con el presente evidenciando una           
intimidad, descubriendo el lugar que habito (​Figura 58, 58a​). 
 
Las imágenes presentan una supuesta realidad existente pero invisible, impacta la           
condición misma desde la fotografía, grabado y/o pintura terminando en las formas en             
que ellas habitan, a simple vista la organización posee una presencia territorial, un             
hogar íntimo sin importar el lugar (Brasil y/o Colombia), y por otro demuestra una              
singularidad cultural que nos une en el sentido de habitar hechos imaginarios como             
múltiples apreciaciones de las formas, sonidos y colores en lo cotidiano, con los cuales              
se construye un relato. 
 
Aquí no solo se retrata un afecto sobre la identidad de los lugares, sino que además a                 
través de esos iconos se retratan emociones con la imagen. El ser de un lugar, el                
































4.2 Retomando la pintura 
 
 
Pasando por una selección de datos, en este caso referentes e imágenes, transite por              
una clasificación, organización e interpretación para encontrar enlaces comunicantes         
que me ayudaran a “entender” una estructura como método de creación. 
 
Esto ha sido desarrollado por medio de la observación, haciendo comparaciones           
subjetivas que me transmiten las imágenes fotográficas, resultados de ejercicios con           
grabados que de cierta manera quedaron como parte del proceso y que solo             
retomando la pintura aprecie y reflexione como un objeto-cosa estando en un lugar             
constante que se habita y no se percibe y que termina presentando una memoria              
afectiva. 
  
Retomar la pintura después de todo un proceso de negación y de aislamiento como              
técnica y expresión indagando por otros lenguajes se reflexiona en torno al proceso             
creativo que he llevado en este camino descubriendo que toda la fase tiene una lectura               
sobre la pintura y que también es un medio con el cual me identifico donde puedo                
encontrar  lenguajes poéticos.  
 
En el acto de pintar, la observación, concentración y percepción son evidentes, pues se              
debe tener una disposición; a partir de aquí percibí que los detalles de las imágenes al                
ser pintadas me traían cuestiones de una poética de los lugares que habitó. Poco a               
poco las imágenes comenzaban a construir su propio lenguaje y aunque al comienzo             
me limite a tratar cuestiones diferenciales en cuanto a color, forma y similitudes, el              
proceso se complemento dejando un lado las comparaciones y si enfocando en la             
imagen misma tratada como poética. 
 
A continuación anexo las imágenes de las pinturas que componen la serie realizada             
para la propuesta, cuyos momentos han sido de afectación, satisfacción, sentimientos,           
memorias, reflexiones de lugares y objetos que habitan en mi entorno. (​Figura ​59, 60, 61,               
62, 63, 64, 65, 66, 67, 68, 69, 70, 71, 72, 73, 74, 75, 76, 77, 78, 79, 80, 81, 82, 83, 84, 85, 86, 87, 89, 90,                            







































































































































































































































































































































La experiencia de pintar estas imágenes comenzó con un proceso de observación,            
encontrando imágenes subjetivas y reconociendo los lugares, pasando por una serie de            
sensaciones afectivas y que se condensó a medida que se construyó el proceso. Aqui              
hablare un poco de ellas.  
 
Cuando comencé a pintar fui de un plano general a un plano particular, es decir en                
detalles. Al comienzo era solo plasmar y reproducir algo que estaba en la fotografía,              
luego llegó la reflexión sobre el lugar, el reconocimiento de un cuerpo que habita y la                
importancia de afectación con la imagen. Las maderas que están como soporte de las              
pinturas fueron encontradas mientras caminaba por las calles de Campinas. 
 
En las imágenes pictóricas se encuentra un gesto particular, el formato de las pinturas              
no se encuentran espacialmente distribuidas en el soporte, se aprecia un espacio sin             
pintar, sin continuidad. Este gesto surge inconscientemente ya que el espacio donde            
vivo en Campinas es limitado y mi método o “costumbre” de pintar es teniendo una               
base como un caballete o una mesa para apoyar el soporte en el cual será plasmada la                 
imagen; al no tener ninguna de estas herramientas en casa decido recurrir pintar de              
forma vertical usando mi mano izquierda para sostener la madera y con la mano              
derecha pintar sobre ella. 
 
Al hacer este proceso de pintar sin un “apoyo” para el soporte de la pintura a plasmar,                 
es decir la madera, aparece el espacio en “blanco” que es donde mi mano izquierda la                
sostuvo. Decidimos con mi orientadora dejar ese gesto en las pinturas como huella de              
un cuerpo cuya disposición y confrontación siempre estuvieron presente. 
 
Como experiencias perceptivas, al pintar las escaleras una de las primeras pinturas            
que hice en esta serie, sentí diversas emociones en diferentes momentos. Las            
escaleras en Campinas (​Figura 78​), era una imagen o fragmento de un lugar que              
observo diariamente que no encontraba ningún interés inclusive en la imagen           
fotográfica, solo al ser pintada se transformaba en una inclinación por una poética,             
múltiples colores me agradaban y pintaba con placer, pues en la imagen fotográfica la              
base de colores generalmente era gris. 
 
Por el contrario, en las escaleras de Pastales (​Figura 105​), el sentimiento se apoderó de               
inmediato, fue toda una dificultad para poder transmitir o plasmar esa imagen en             
pintura. Sentí nostalgia por causa de la ausencia, estaba la memoria afectiva presente,             
recordaba el lugar como si estuviese allí. Aquí observe una serie de afectaciones,             
recuerdos y vivencias, la pintura entró en un diálogo cuya fuerza evoca un sentimiento              





Otro ejemplo que aconteció con las pinturas fueron los sifones; el sifón del baño de               
Campinas (​Figura 107​) que no sentí nada, era pintar un vacío, estaba perdida colocando              
color, dando una forma, encontrando una poética y me preguntaba qué tiene de             
interesante pintar una imagen después de haber tomado un fragmento, congelarlo y            
luego tratarlo como lenguaje pictórico. El sifón de Campinas era cuadriculado,           
esquematizado, sin embargo al final el resultado muestra más allá de la complacencia             
de la imagen y ella toma su propio lenguaje. 
 
Al pintar el sifón del baño en Pastales (​Figura 106​), cada pincelada era un recuerdo               
como si estas fueran imágenes de un filme que se repiten pausadamente. Una             
pincelada era recordar cuando tomaba baño allí y veía el fondo oscuro del sifón              
pensando en qué momento saldrá un animal (era lo que pensaba cuando estaba             
tomando baño allí), otra pincelada hacía parecer una creación de formas, una de ellas y               
la más marcante fue un ojo y sus componentes orgánicos, era sangre, movimientos, un              
agujero negro, recuerdos de un pasaje. 
 
Fue difícil pintar un recuerdo que está centralizado en una imágen del común, tal vez el                
elemento simbólico fuerte es la ligación de un lugar de origen en mi país y un nuevo                 
lugar en Brasil. La sensibilidad se apoderó y todo se transformó en un devenir. 
 
Las paredes también tuvieron influencia en esa percepción subjetiva de memorias y            
sentimientos. ¿Qué es una pared? aparentemente una superficie plana, y de repente,            
una imagen de la nada aparece en un fragmento congelado por medio de la fotografía y                
que recobra vida al ser pintada. Formas subjetivas que se transforman en ambiguas,             
imágenes que buscan ser protagonistas sin ningún resultado, tratando de conservar y            
respetar la imagen fotográfica haciendo una transición de medios, cuestionando esos           
elementos invisibles que se hacen visibles cuando se tornan pictóricos y que de cierta              
manera condensan un lenguaje poético.  
 
Las ventanas también jugaron un rol importante sin descartar otras imágenes que            
también logran traer cuestiones significativas como proceso de creación.  
Al comienzo fue difícil desligar la emoción y la razón, cada detalle es un recuerdo fuerte                
de un cuerpo que habita, de algo que fue y es vivido. 
 
En momentos de ansiedad y memorias partiendo de la fotografía a la pintura, se              
involucra más allá del pigmento y una superficie, se involucra un cuerpo tanto de              
materia corporal como materia de fragmento congelado, un cuerpo que habita y un             





El lenguaje pictórico que se encuentra en la serie presentada refleja una memoria, un              
territorio y un cuerpo. El no estar en un lugar y verlo detalladamente en un               
congelamiento y recobrando vida cada vez que se pinta ayuda a construir y descubrir              
elementos interesantes como un recuerdo de lugar por medio de una mancha o sombra              
y esta termina funcionando como referente de un espacio que se habita.  
 
Una mancha o sombra me hace referencia a un lugar que no aparece allí y que solo yo                  
como un cuerpo que habito en aquel espacio puedo percibir y quien observa puede tal               
vez identificar una imagen en común o no y queda la incerteza de imágenes ambiguas,               











En todo este camino se evidencia la pérdida de algunas referencias de la figura              
concentrandome en el color y la forma sin destacar comparaciones entre una u otra, al               
mismo tiempo existe una realidad encubierta, ocultando y revelando, donde algunas           
imagenes son contaminadas por la figura o el objeto domina la imagen encontrando en              
ellas algún tipo de situación gráfica sea por las líneas constantes que se encuentran en               
ellas,  formas y /o manchas.  
 
Entre las series de pinturas, la relación constante que mantiene los fragmentos de las              
imágenes y el todo, las percepciones constituyen una memoria emotiva, es posible ir             
articulando procesos donde la parte y el todo se responden, encontrando diálogos. 
 
En este vaivén que se crea entre las imágenes dentro de y entre ellas, tal vez al ser                  
observadas, se pueden encontrar recorridos posibles, pueden ser o no, directos o            
explícitos, evidenciando una maleabilidad de una práctica que inscribe una evocación           
y una exploración pictórica. 
 
Se podría entonces llamar una gestualidad que formará parte de la memoria teniendo             
una certeza en todo este abordaje que se inscribe en un intento o tentación de               
ordenamiento de las cosas, objetos, imágenes, recuerdos o de los hechos donde            
domina casi lo idéntico, recuperando un deseo por el lenguaje pictórico. 
 
Un producto pictórico independiente del medio utilizado expresa un sentir, por ende es             
importante aprender a decodificar lo que se quiere pintar. Sostener y fundamentar la             
pintura depende de la propia pintura, depende de quien la utiliza, del para qué, porqué               
y para quién.  
 
Se tiene y debe reflexionar cada día sobre cómo solucionar la problemática            
preguntándose qué se está plasmando, para donde va, la pintura es importante en             
cuanto materiales como superficies, contando con medios artísticos tanto como el           
grabado, la fotografía, la danza, la música, el vídeo, infinidad de medios que nos dan               





Además de los medios, considero también aquellos sentidos que nos ofrece la            
percepción. Esto me ha ayudado a encontrar soluciones para indagaciones e           
inquietudes. La música por ejemplo funciona como sonido, que nos puede informar la             
construcción de una imagen, el olfato, el tacto, el paladar, que igualmente nos aportan.  
 
En el caso del cuerpo, condensa la percepción, estar dispuesto con el cuerpo para              
decidir hasta dónde llega el límite de la obra, de poder entender el límite que tiene el                 
cuerpo frente a la obra, de ser sensible con los materiales escogidos desde un              
pigmento, una tela o un cuerpo humano; se encuentran diálogos para construir,            
seleccionar y plasmar una imagen. 
 
Siendo este un conjunto de rasgos que caracterizan a un artista, un género, una obra,               
una época o un periodo artístico, es importante poder encontrar ese gesto y sobre todo               
ser muy sincero consigo mismo. Pintar es un lenguaje, la pintura es un lenguaje, el               
cuerpo es un lenguaje. 
 
Creo que el ser humano construye su identidad recurriendo a una matriz de relaciones              
entre las cuales destaca por su fuerza la​ vinculación​ del territorio.  
Los sitios marcaron memorias y construyeron sentidos a cada momento que reelabore            
aquellos recuerdos que mejor me permitieron estructurar este presente. El pasado se            
rehace constantemente en un devenir.  
Socialmente en cada época y en cada local, acuden los hombres a distintos usos de los                
espacios y de los recuerdos colectivos como forma de comprender, o justificar, el             
presente. La memoria funciona articulada a los lugares como referentes de las            
identidades, si están impregnados de acontecimientos, ellos nutren un sentido donde           
los espacios pueden hacer revivir el pasado que conduce a posibilidades de            
construcción de un presente en cada uno. 
En este sentido es importante mantener viva una memoria afectiva y colectiva cuya             
manera de impedir el vacío y evitar la destrucción de una identidad, se logra              
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